












































































For  introducing  this  thesis,  it  is  important  to  place  it  in  a  context  of: models  of 
interactivity  –  systems,  systemic  work,  mediation,  participation,  collaboration, 
interfaces,  dance,  drawing,  video,  sound,  interaction,  multimedia,  Digital  versus 
analogue,  layers,  physical  time  versus  performance  and  film  time,  physical  space 












this  idea  is  at  the  forefront  of  this  research  as well  as  testing  a  system  that  goes 









observation  of  the  performers,  exploring  and  educating  themselves  through 
experimenting  and  experiencing  technology  brought  together  thinking  about 












relationship  between  live  performance,  film  and  sound  when  combined  in  live 
performance  situations.  It  enables  the  use  of  improvisation  as  performance 
language, giving birth to a constructive dialogue between video technology and live 
performance.   
‘LFPF’  is  a  structured  environment  for  exploration  of  movement  through  film 
concepts with the input given by drawings. It enables a live video to develop in front 
of the audience. It enables the performers to inhabit a truly responsive environment 








Live Performance.  It  is  only natural  that  the marriage between  these  elements  is 
going to create an increasingly fluid language for the future. I feel it is essential to 












seu  devido  contexto:  modelos  de  interactividade  –  sistemas,  trabalho  sistémico, 
mediação,  participação,  multimédia,  representação  digital  versus  analógica, 








às  tecnologias  não  invasivas  para  a  expressão  na  dança,  e  como  estabelecer  um 
diálogo entre as diferentes partes, como o desenho, o vídeo, a improvisação na dança, 
os  diálogos  interactivos  e  performativos  e  o  som. Quando  fazemos  uso  do  termo 
“tecnologia  não  invasiva”,  estamos  a  referir­nos  concretamente  a  qualquer 
tecnologia que não interfira com a integridade física de um dançarino e com a sua 








O  enfoque principal  desta  investigação  é  o  de  tentar  casar  a  tecnologia  de  vídeo, 
desenho,  som e performance ao vivo do ponto de vista do performer, de  forma a 
melhorar  a  sua  capacidade  de  interacção  com  os  outros  elementos,  com  total 
liberdade  de movimentos  e  sem  constrições  tecnológicas.  Este  projecto  pretende 
criar  uma  situação  que  permita  a  observação  dos  performers,  explorando  e 
educando­se a si mesmos, através da experimentação e do uso de tecnologia aliadas 





palco,  som  e  ainda,  entre  a  performance  e  o  seu  ambiente/contexto  particular. 
Oferece  possibilidades  inovadoras  sem  se  tornar  intimidante.  Uma  vez  colocado 
(devidamente configurado), proporciona novas possibilidades de colaboração entre 
os  artistas  e  uma  base  comum  para  que  o  espectáculo  de  dança  e  os  artistas 
plásticos/sonoros  possam  fundir  artes,  através  da  experimentação  e  do  objectivo 
último: a performance ao vivo.  
O ‘LFPF’ (Live Film Performance Facilitator) testa e oferece uma nova abordagem à 
relação  entre  a  performance  ao  vivo,  filme  e  som,  quando  combinados  em 








espacial,  complementado  por  um  segundo  performer  que  nos  vai  apresentando 





Hoje  em dia,  as  componentes de  vídeo  e  tecnológica  encontram­se  integradas de 

























































































































































































reflected  in  the  rapid  expansion  of  art  practices  ­  the marriage  between  art  and 
technology which gave birth to ‘the most ephemeral art of all: the art of time’ (Rush, 
1999).  










live  performance  and  dance.  For  instance  groups  like  Forced  Entertainment  and 
Blast Theory both work with interactive media. Blast Theory is a group of performers 
and artists who explore interactivity and the relationships between virtual and real 
worlds  by  focusing  on  the  social  and  political  aspects  of  technology 1 .  Forced 













of  different  contexts  for Dance –  like  ‘Dance  on  Screen’  or Video Dance, Gallery 
based dance video installations, cd­roms and video in live performances. Although 
















him  a  kind  of  alternative  body  with  which  to  continue  feeling  and  exploring 
movement2.  
While groups like Blast Theory are exploring and integrating interactive media in the 
present  (now),  Choreographer Merce Cunningham,  in  collaboration with Charles 
                                                   




Atlas, was  experimenting with  the  idea  of  fragmenting  of  dance  images  amongst 
various screens in 1977. They created the piece “Fragments” (Vaughan,  1992) in that 
year, ­ an original choreography made for video which was later reworked for stage 






For  introducing  this  thesis,  it  is  important  to  place  it  in  a  context  of: models  of 
interactivity  –  systems,  systemic  work,  mediation,  participation,  collaboration, 
interfaces,  dance,  drawing,  video,  sound,  interaction,  multimedia,  Digital  versus 
analogue,  layers,  physical  time  versus  performance  and  film  time,  physical  space 







How  to  allow  performers  to  move  freely  and  not  constrain  their  movement  or 








































research  attitudes.  To  understand,  analyze  and  produce  new  knowledge  in  a 
systematic way about  the scientific domain of  the Art and Science of Digital Arts, 













technological  constrictions.  This  research  is  about  creating  an  environment  that 
allows  for  observation,  exploration  and  education  of  the  performers,  through 
experimentation  and  experiencing  technology  brought  together  reflecting  about 
movement  itself.  It  uses  improvisation  as  a  language  tool  to  facilitate  a  dialogue 
between technology and live performance. I have looked at live dances in theatres 
where  the  video  is  doing  quite  the  opposite:  stopping  the  dancers  from moving 































capture  it  somehow  by  magic…if  you’re  asking  a  dancer  to  do  a  dance  in  short 
sections  they’re  not  getting  to  do  what  they’re  good  at  doing,  which  is  giving  a 
performance” (Williams 2000)  
  




piece and  for  this  research  is  the need of  creating  some  structure  that  allows  the 
dancer to perform freely. I wanted to achieve a situation where there would be no 
constrains for the performer or for the filmmaker. I was determined not to have to 
compromise.  Understanding  the  possible  problems  arising  from making  a  dance 
film, and having tested some of those during my postgraduate course, the aims of the 
Live  Film  Performance  Facilitator,  “LFPF”  are  to  combine  the  strengths  of  live 
performance and the strengths of film, allowing them to cohabit in a structure that 
permits them to co­exist and develop without compromising.  











play  in  the so­called  technological  revolution. Russian American anarchist Emma 
Goldman  has  a  famous  quote,  "If  I  can't  dance,  I  don't  want  to  be  part  of  your 








in  the  dance  community  with  standard  reactions  ranging  from  skeptical, 
apprehensive and proudly ignorant to intrigued, excited and hopeful. There is a need 
to address the assumptions about the field of emerging technologies so that one can 
distinguish  well­founded  suspicions  from misguided  fears  and  reasonable  hopes 












5  Magazine  advertisement  for  "Cybermind  Virtual  Reality  Centers"  in  the  USA, 
http://art.net/~dtz/susie.html, consulted in July 2011.  
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into  can  be  summarized  in  a  slogan:  better  living  through  more  and  better 
technology. It is selling us the fantasy that we can have control over our destinies and 
that we can escape our conflicted lives all without consequences on our real bodies 
and  on  our  real  lives.  The  author  questions  how  does  the  hype  about  new 
technologies  compare  to  our  experience  of  them?  How  often  are  the  promises 
fulfilled?  
Although the video­game industry has applied this model very successfully, it is no 
big  surprise  that  the  VR  helmet  designed  for  physically­restricted  fighter  pilots 
would translate  into a very inappropriate  instrument for dance.  It  is  important to 
reinforce  how  this  helmet  would  not  be  suitable  for  a  contemporary  dance 
performance if what is in mind is a non restrictive solution for the dancer. 
  


















this  ability  of  transformation  engenders;  but  clearly  any  transformation  has 
repercussions.  
What  is  exciting  and promising  about Virtual Reality  for dance  is not  the helmet 
paradigm  but  rather  alternative  models  of  reciprocal  action  concerned  with  a 
human­machine interaction that engages more of the body's wide range and variety 
of physical skills. Currently, a growing group of international artists and scientists 







feel  pain  when  we  do.  Technology  has  a  reputation  for  distancing  us  from  the 
consequences of our actions, an extreme example would be a fighter pilot dropping 














it  to  us  through  3D holographic  projections  into  real  physical  space. One way  to 
visualize  this  is  by  recalling  the  scene  in  Star  Wars  where  R2D2  projects  a 
   10  
miniaturized image of Princess Leah who then appears as a presence in the room. 

































of  light  and not physical mark  allows  the performers  to discover  the  interactions 
between  all  this  non­physical  happenings  around  him.  The  establishment  of  a 
language between the artist that makes the drawing and the performer interacting 
with  them  is  one  of  the most  successful  ones  in  the  piece. When  the  performer 
recognizes  the  drawings  are  created  next  to  him,  and  a  visual  connection  is 
recognized between the two, then the performer starts also asking for drawings as 
well as receiving them.   
















camera becoming an  intruder  in relation to  the dancer’s  space.  It  is a reality  that 






















but  still  a  film.  The Editing  concepts  used were  Jump  cutting,  the  immediacy  of 
editing to construct an image for ex, if the performers were on the left side of the 
screen,  the  composition would  be  compensated with  drawings  on  the  top  corner 
right.   














come  to be  regarded as  "classics" of  the  form, such as Merce Cunningham's Blue 
Studio…”9.  











something  more  than  metropolis.  It's  a  place  beyond  the  suburb  and  the 
agglomeration.  Brussels­based  Charleroi/  Danses  ­  Plan  K  Company,  under  the 



































Ismene  Brown  carries  on  saying  that  Zaha  Hadid  is  the  grand,  idiosyncratic 
conceiver  of  buildings  that  refuse  to  toe  such  ordinary  lines  as  right  angles  and 
letterboxes,  and  instead  burst  in  sweeps  and  furls  of  glass,  metal  and  light, 
challenging  their  inhabitants  to  keep  up  mentally  with  their  surroundings.  Her 
architectural practice is eclectic ­ ski­jumps as well as opera houses ­ and Metapolis 
is her 972nd project, hence the name. She collaborated with a Belgian choreographer, 




























and move  the viewer,  and offer  lots of different points of  view  that would not be 
possible without  a  camera, within  a  specific  period  of  time. However,  doing  that 
oblivious  to  what  is  happening  in  front  of  the  camera  may  at  times  result  in 
dissatisfaction for the viewer.  
If  we  accept  that  one  of  the  marriages  between  technology  and  dance  is  the 
conception of dance made purposely for camera, then I would like to consider for 
this  project  that  grounded  in  the  marriage  of  movement  and  technology  is  the 
creation  of  a  ‘video  camera  +  projector’  made  specifically  for  the  performance. 

















called  film  conventions. The audience knows  there are  certain  situations  that  are 
acceptable and believable in a film screen that could not happen in a live situation.  
A good example of this is one related to sound:  
“When Roger Thornhill  is  climbing Mount Rushmore  in North by Northwest and 
tense music comes up, we do not expect to see an orchestra perched on the side of 
the mountain.” (Bordwell 330)  
This  is because  the audience understands and accepts  the conventions of  film.  In 
regards  to  this  research,  it  was  crucial  the  performer  did  not  have  to make  any 
adjustments to the camera, no breaking down of the performance, the performers 
made  the  live  film  performance  by  interacting  with  the  film.  Interaction,  not 





and  a  green mark was being drawn next  to him. The noise  of  the pen  scratching 
against the paper made that mark seem larger and more noticeable than without the 
sound.  This  is  also  a  characteristic  of  film,  to  be  able  to  enlarge  a  performer 
movement by adding sound to it. Actually, sound added to enhance a film’s action is 
the  most  common  type  of  nondiegetic  sound.  In  film  terms  and  by  definition, 

























this  idea  is  at  the  forefront  of  this  research  as well  as  testing  a  system  that  goes 




looked at within  the body of  this  research  like where did  the  interaction between 
Dance and Technology had its roots?  










Another  pertinent  question  is  how widely  available  video  cameras  facilitated  the 
recording  of  Dance  helping  with  the  problem  of  passing  knowledge  and 
choreographies to others, and how they helped with registering Dance?   
How does Dance Notation compare to that reality?  






How will  a  simple  system  like  the  Live  Film  Performance  facilitator  “LFPF”  test 
different  elements  within  a  Dance  and  Technology  performance  like  video, 





































one  of  the  most  efficient  ways  of  recording  dance  when  it  became  available. 






















4.1  is  about  the  system created by Sonia Rodrigues  called Live Film Performance 
Facilitator “LFPF”. Within 4.1 there are 5 subchapters about the different elements 







































5.1.3  Interactions  Labor  Saarbrueken, Germany  an  experimental  Laboratory.  The 
International Interaktionslabor in Göttelborn collaborates with XMLab and Centre 
de Création Choréographique Luxembourgeois TROIS C­L, as well as Donlon Dance 




During  this  laboratory  two  pieces  were  created:  “Bella  and  the  Belly”  and  “The 
Howling Arm” both by Sonia Rodrigues. They were talked about in chapter 4.  
  



















There was  a Dance  Performance, with  EDge  2013  (London Contemporary Dance 
School PG company) and Alem da Danca Dance School on the 7th of June 2013 at 
















This  project  is  about  creating  a  situation  that  allows  for  observation  of  the 
performers,  exploring  and  educating  themselves  through  experimenting  and 




How  are  these  objectives  realized  through  the  art  practice,  fieldwork,  or 
reading/writing­ and theoretical development of the argument?  
There was an apparent interest in a wider question about non intrusive technology 
for  dancers  but  case  studies  were  also  created  to  enable  to  focus  on  a  specific 



































Within  dance  the  use  of  new  technology  is  varied  and  has  seen  the  creation  of 
different contexts for Dance.  
From Video Dance, gallery based Dance Video installations, cd­roms, Video in live 
performances,  interactive  environments  sensor  based  technology,  Dance  for  the 
camera, wireless devices motion  tracking and capture softwares  like  Isadora, Life 
Forms,  “Whatever  Dance  Toolbox”,  wearable  Technology  and  garments,  motion 
tracking, to name a few.  
As mentioned in several books and lots of professional in the area of Dance share 






















great Train Robbery. This  fim has a  sequence of  square dancing and a man clog­
dancing at the same time as other troopers shoot at the immediacy of his feet.  
In 1907 August Musger invents slow motion.  














on  16mm  film  by  Mr.  and  Mrs.  Simon  Moselsio,  preceded  by  a  brief  onscreen 
discussion of modern dance with critic John Martin  
In  1945,  Kitty  Doner  and  Pauline  Koner  begin  a  dance  series  on  CBS  called 
“Choreotones”  









In  1975,  Videographer  Charles  Atlas  and  Merce  Cunningham  collaborate  on 
“Westbeth”  
   26 
In  1977,  American  Ballet  Theatre’s  Nutcracker,  choreographed  by  Mikhail 
Baryshnikov and directed by Tony Charmoli, who used a handheld small camera to 
walk into the action, airs on NBC  
In  1978  Meredith  Monk’s  “Quarry”  is  performed  by  her  group  The  House  and 
directed by amram Nowak. Also in 78 a collaboration between Merce Cunningham 
















In  1994,  Anne  Teresa  de  Keersmaeker  choreographs  and  directs  “Achterland”, 
performed by her company Rosas  
In  1996,  directed  by  Elliot  Caplan,  “CRWDSPCR”  is  choreographed  by  Merce 
Cunningham using the computer program Lifeforms  
In  1999,  Bill  T.  Jones  collaborates  with  Paul  Kaiser  and  Shelley  Eshkar  on 
“Ghostcatching”  an  innovative  virtual  dance  created  using  motion  capture 
technology (Mitoma, Brooks, 2002)  




















but  instead he  carries on  improving as a  choreographer. However  technologically 





















(2002), Walk  This Way  (2003), Mass  (for  Election Day  Silence)  (2003), Deleted 
Messages  (2004),  Fleshdance  (2004), memories  are made  of  this…  performance 
notes (2006), Gravidation (2006), Changes (2007), 1 poor and one 0 (2008), The 
League of Time (2009), SEMI­INTERPRETATIONS or how to explain contemporary 










State University  in California  (Gray,  1989)  the  first  tries  to  explore  collaboration 





As  Thomas  W  Calverts  from  the  Simon  Fraser  University,  in  British  Columbia, 
Canada, mentions, “Our culture is largely movement illiterate: dance for example, 
has  been  described  as  an  illiterate  art.  We  are  accustomed  to  rather  loose 
descriptions  of  human  movement,  particularly  day­to­day  activities,  and  we 
generally do not have the vocabulary or the discipline to describe it precisely. Th need 
























































stage  settings,  dancers  and  objects,  and  also  the  interaction  between  the  camera 





















This  is  a  list  and  some  history  or  short  bibliographies  of  Dance  and  Technology 
artists, companies and organizations that have work that informs and contextualizes 























is  no  part  to  play  in  the  so­called  technological  revolution.  Russian  American 
anarchist Emma Goldman has a famous quote, "If I can't dance, I don't want to be 











in  the  dance  community  with  standard  reactions  ranging  from  skeptical, 
apprehensive and proudly ignorant to intrigued, excited and hopeful. There is a need 
to address any assumptions about the field of emerging technologies so that one can 
distinguish  well­founded  suspicions  from misguided  fears  and  reasonable  hopes 










exotic  and  impossible  worlds,  flying,  'morphing'  with  other  people,  animals  and 
objects,  transforming  our  identity,  intensifying  our  sexual  experience,  freeing 
ourselves  from  our  body,  living  out  all  our  fantasies,  etc.,  there  is  an  interesting 













big  surprise  that  the  VR  helmet  designed  for  physically­restricted  fighter  pilots 
would translate into a very inappropriate instrument for dance.  
  
In  a  1993  article  in  High  Performance,  San  Francisco  artist  and  critic  Christine 
Tamblyn talks about “reality that cannot be simulated”64. She goes on saying that for 
instance  in  a  tattoo  the  real  pain  of  a  needle  is  an  authentic  experience  and  the 














models  of  reciprocal  action  concerned  with  a  human­machine  interaction  that 
engages more of  the body's wide  range and variety of physical  skills. Currently, a 
growing  group  of  international  artists  and  scientists  are  experimenting  with 
interfaces that are more intuitive and that physically and conceptually incorporate 
the  whole  body. Myron  Krueger  is  a  pioneer  in  the  area  of  non­encumbered  VR 
experiences and has since the sixties theorized and developed interfaces that have 




















it  to  us  through  3D holographic  projections  into  real  physical  space. One way  to 
visualize  this  is  by  recalling  the  scene  in  Star  Wars  where  R2D2  projects  a 
miniaturized image of Princess Leah who then appears as a presence in the room. 











us  that  the  human  body  is  the  real  sophisticated  high­tech  device:  manmade 
technology is really very simple and crude at present when compared to the biological 
technology produced  by  genetic  evolution. As dancers, we  can  consider  ourselves 
experts  at  certain  physical  and mental  skills  that  are  now  the  focus  of much VR 




we  continually  redefine  the  body  map  and  its  boundaries,  destabilizing  and 
reconstructing  our  perception  of  self.  We  continually  train  our  senses  of  vision, 
hearing, smell and touch; and our proprioceptive sense and our vestibular system 
are  exceptionally  developed.    (Definition  of  proprioception:  Although  Common 
thought would have us believe that we have only five senses, we in fact have six. This 
sixth sense is what is known as proprioception. Proprioception is a non­conceptual, 
holistic  and  usually  unconscious  sense  that  gives  us  information  regarding  the 
location, movement and posture of our bodies in physical space. This information is 
gained  by  sensory  receptors  found  all  over  our  bodies  and  helps  us  to  keep  and 
maintain what is known as our body schema. Our body schema is our unconscious 
map of our bodies, almost like a plan inside our heads that tells us where our different 





























































performance,  visitors  can  walk  freely  around  the  virtual  forest.  There  is  a  video 





Weiss.  This  interface  has  three  pairs  of  electrodes,  which  are  attached  to  three 




This  is  a  crucial  example  of  a  dance  and  technology  setting  that  has  results,  and 
because  of  the  electrodes  attached  to  the  dancer  would  be  classified  within  this 
research as intrusive technology for dancers. One of the main issues of this research 
was  to  find  and  look  at  solutions  that were non  intrusive,  and  that  is why  it’s  so 






















seem  to  be  opposite  characters),  it  expresses  the  interaction  between  the  video 
representation and the real bodies which is represented on stage. For example, the 
stage of performance is regarded as space – architecture / time – body. The dancers 







































variety  of  ways  in  which  Dance  Artists  and  companies  are  interacting  with 
technology.   
From  Video  Dance,  gallery  based  Dance  Video  installations,  Video  in  live 
performances,  interactive  environments  sensor  based  technology,  Dance  for  the 
camera, wireless devices motion  tracking and capture softwares  like  Isadora, Life 




the UK start  to experiment with sequential photographs  in order  to  study animal 
motion. In the late 1800’s important Dance films were created as being the very first 
experiments  in  this area  like  for  instance as  far back as 1928, Diaghilev uses  film 















and  human  performers  within  an  artificial  ecosystem.  Imbued  with  ritualized 
process the company has explored mutualism, territoriality, parasitism, predation, 














DAP­Lab,  Brunel  University  London  for  instance,  dedicated  to  exploring 
convergences  between  performance,  telematics,  textile/fashion  design  and 
movement,  clothing  and  choreography,  visual  expression,  film/photography,  and 
interactive  design.  Establishes  research  partnerships  connects  ongoing  research 
investigations  and  productions  in  dance with  performance/science  collaborations 





Institute  dedicated  to  building  bridges  between  the  human  senses,  to  modes  of 
perception and experience, to creating meaning in a physical environment, and to 
the intangible world of digital technology. Promotes engagement in research areas 
such  as  augmented  reality,  virtual  reality,  scientific  visualization,  audification, 
haptics, human/machine interfaces and interaction, auralization, and multi­modal 
modeling  in  large­scale,  fully  media­integrated  environments.  Performance  and 
technology examples have been shown on a stage environment as well as in gallery 
based installations. Also in research environments as well as Artistic environments. 
The question of  the body  is  a  very poignant one when  looking at  dance practices 
therefore technologies like wearable garments embodied with technology was also 
looked at and a very important one. One of the very first sentences of this thesis is 
about how  fast  the  last  century shaped an electronically  linked planet and  that  is 
reflected in the rapid expansion of art practices. This research was contextualized 
within  a  place  of:  models  of  interactivity  –  systems,  systemic  work,  mediation, 












The  elements  looked  at  were  conclusively  models  of  interactivity  and  systems, 










































new  approach  to  relationship  between  performer,  stage  and  sound  better  still 
between  performance  and  its  special  environment/context.  It  offers  innovative 
possibilities without being intimidating. Once in place (once set up) it provides a new 
approach  for  artists  to  collaborate,  it  provides  a  common  ground  for  Dance 
Performance and Fine/Sound Artists to merge their skills through experimentation 
with a live performance as the ultimate goal.   
It  is  only natural  that  the marriage between  these  elements  is  going  to  create  an 












performance,  film  and  sound  when  combined  in  live  performance  situations.  It 
enables  the  use  of  improvisation  as  performance  language,  giving  birth  to  a 
constructive dialogue between video technology and live performance.   
‘LFPF’  is  a  structured  environment  for  exploration  of  movement  through  film 
concepts with the input given by drawings. It enables a live video to develop in front 
of the audience. It enables the performers to inhabit a truly responsive environment 





environment.  On  the  other  hand,  the  sound  responds  to  the  drawings  through  a 
computer mediated application called "colorasom" which was developed by a Phd 
colleague  Andre  Baltazar.  His Master’s  thesis was  called  “Extraction  of  rhythmic 
movement information in dance through a video signal”.   "Colorasom" uses visual 
computational  algorithms  that  allow  real  time  analysis  of  what  is  being  drawn. 





























Technology of any  sort  can be seen as a  tool  for developing creativity. One of  the 
Dance Companies inspire this statement is Random Dance Company with pieces like 
“Sulphur  16”  and  “Aeon” 25  which  makes  believe  in  the  true  marriage  between 
technology  and  live  arts.  Aeon  for  instance  is  an  integrated,  multi­media 
performance  for  eight  dancers  and  their  virtual  partners,  Aeon  (earth/air)  takes 








Wayne’s  lightning  speed  choreography  and  idiosyncratic  movement  vocabulary, 











the performer’s point of view,  to enhance  the performer,  for  the performers sake. 
This project uses  improvisation as a language tool to facilitate a dialogue between 
technology and live performance. I have looked at live dances in theatres where the 
video  is  doing  quite  the  opposite:  stopping  the  dancers  from moving  effectively, 




I wanted  to create  a  live performance  film  that would not  start before movement 






























city.  He  then  talks  about  waling  down  the  street  and  trying  to  decode  the  huge 




gestures,  facial  expressions  of  fashion  statements  against  the  anonymous 
background of the city stage. One can choose between closing the blinds in order to 
leave the urban theatre or on the contrary get a part in the play straight away.  





















tower  in Central London revolving and mirroring  the point of view of  the viewer. 
Inside  the  installation, which  has monitors  placed  in  a  circle  facing  inwards,  the 
viewer achieves an empty gaze almost operating as a significant blank. The author 





Sonia Rodrigues. LFPF thrives on this  idea  that  the camera  is pointing not at  the 
performers  but  to  an  adjacent  space where  drawings  are  being  created  and  then 
projected onto the performers. The drawings start the performance, and when the 
performer reacts physically to them, he moves. The fact the drawing is a projection 



























































































































informed  how  “Untitled  1”  was  structured  in  terms  of  movement,  space  and 
interaction  with  the  drawings  and  sound.  The  dancers  also  brought  into  the 














When  thinking  about  Interaction  and  Dialogue  in  Dance  pieces,  one  of  the  first 
possible issues that can come to mind are collaborative processes. For instance for 
Marie­Claude  Poulin  and  Martin  Kusch  “the  human,  dancing  body  is  itself  a 
technological  tool”34 and  in  their  work  the  use  of  responsive  environment  or  an 
intelligent state that allows for  interactivity can be found. The control over  lights, 





“Untitled  1”  which  will  be  talked  about  further  in  this  text  and  uses  the  system 












self  and  at  the  same  time work with  it  and  integrate  it  into  the  performance.  In 
















close  the  hands  were  from  the  speakers  of  the  laptop.  On  the  other  hand,  the 













elements  or  parts  of  the  choreography  are  going  to  be  presented  (Kostelanetz, 
Charlip, 1992)  
  










A  lot of  time was spent making sure  that  language would allow for  the use of  the 
elements like the white screen on the floor because of an improvised action rather 
than  a  pre­choreographed  one.  It  was  important  to  load  the  performers  with 
knowledge of the possibilities within the setting, and how the elements reacted to 
certain  inputs.  Also,  what  consequences  would  arise  from  certain  choices?  For 
example: paper that has been creased will not go back to its original smoothness – 
although  it may  seem obvious  at  first,  the  important  issue was  to  explore how  to 
behave when the paper was creased. In addition, the line between what was real and 


























was  to  deconstruct  the  character  in  order  to  obtain  a  persona  in  a  state  of  non­
childish innocence.  
  
Attraction/repulsiveness:  Do  they  like  green?  Does  green  create  ant  type  of 
emotional  response  in  them?  They  will  find  out  during  the  time  set  for  the 
performance. Anything this characters learns, about the world they will live in, they 
will learn, discover, apprehend, and react in 15 minutes. The starting point is one of 












a  new  object  to  be  placed  onto  the  film.  Objects  used  in  between  the  drawings 
included drawings and Paintings to flicker  in front of the camera,  letters that had 























paper  was  laid  flat  on  the  floor,  in  layers  just  like  in  the  first  rehearsal,  and 











the  screen.  The markers  used  to  draw  were  simply  thick  permanent  markers  in 




about  sound  and  in  there will  be  information  on  how  it was  part  of  the  creation 
process and also part of the movement. The task was to recollect and say out loud 
everything  the  performer  had  done  since  the moment  they woke  up  to  that  very 

















circles  by  jumping  from one  to  the  other  as  they were  being drawn. This  instant 
relationship between the performer and its environment really started to shape up, 





After  having  worked  with  this  rule  for  a  while,  the  realization  was  there  was  a 
management to establish a fluid process of chain reactions. Because the performer 





























At  this  point,  it  was  clear  one  had  managed  to  create  a  truly  interactive  and 





























In  the  book  Emotional  Intelligence,  Daniel  Goleman  talks  about  how  people’s 

















Quasha  when  talking  about  Gary Hill’s  work  talks  about  release.  He  talks  about 
several senses of release. “Gary Hill releases his work earlier and earlier. This means 
that he lets it go as soon as he can trust that the essential process,  the intentional 




participant)  to  just  let  go,  to  be  released  inside  the  work  and  its  intrinsic 
spaciousness.  There  is  an  implication  of  self­trust,  a  confidence  in  balancing,  a 
willingness to ride it out, let come what will. And this third deepens into a fourth: 
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Artist’s  relatively  early  uses  of  video  projection  as  installation.  It  is  very  clear  to 
demonstrate issues of audience participation. It is also one of the very first pieces I 




























































Nondiegetic  sounds  are  by  excellence  collected  from  external  sources  to  allocate 
specific characteristics to the dancing body. (Ex: In the dance film “Motion Control” 




























was  mediated  by  a  computer  application  developed  by  Andre  Baltazar,  called 
"Colorasom"  which  uses  visual  computational  algorithms  that  allow  real  time 
analysis of what is being drawn. Depending on the colors used and their disposition 
on  the  screen,  the  program  executes  different  sounds  (pre­determined  samples) 
allowing therefore to the Artist to control the visual and sound aspect of the piece 
through the drawings. The application colorasom had different samples of sound to 

























movement, as a happening and therefore as a prompt  for  the performer  to move. 
There was reflection around how gesture is important in this work, as well as what 
are the relationships established between body gesture and painting mark. Also the 
question  arose  during  rehearsals  how  is  the  gestural mark  evoking  an  emotional 
state?  




about  the question of  the dancers being  free  to  respond  to  the drawings or being 
manipulated but them. If we look at Abstract expressionist Painting and drawing, for 
instance  at  Jackson Pollock’s  (Harrison,  1974) work  there  is  quite  a  similarity  in 





canvas. There  is  a  straight  link with  the  type  of marks being used  in  a  piece  like 
















skills  and  knowledge  founded  on  'sensibility,  invention,  validation  and 
implementation'. Archer was keen to promote the broad competence of 'modelling', 







of  Tracey  can  be  viewed  as  evidence  of  two  conflicting  paradigms  in  drawing 
research.  Some  suggest  that  current  drawing  research  reflects  Archer's  virtuous 
circle ­ that research through drawing informs research into drawing and vice versa. 
Others suggest that drawing researchers are aligning themselves into one or other of 
two  camps  ­  those  researching  through  drawing  occupying  an  inner  space  and 
looking  out, while  those  researching  into  drawing  occupy  an  outer  space  are  but 
looking inward. The former paradigm is characterized by research activities which 
straddle  the  interface  between  research  into  and  research  through  drawing.  The 
latter paradigm is characterized by drawing research which interprets the interface 







A  second  issue  concerns  drawing  practice  and  digital  media.  While  drawing  is 
perhaps one of humanity's oldest means of  expression, never before have we had 
such  a  variety  of media with which  to make  drawings. One manifestation  of  this 
variety is the increasing power and affordability of computer­based communication 
systems for making, saving and transmitting drawn images. Much of the developed 
world  now  takes  for  granted  the  sophisticated  technology  which  enables  us  to 
construct, manipulate and communicate drawings via computers and which would 
appear  to rival  traditional media such as pencil  and paper  in  its  convenience and 
capacity.   
  









the Arts.  Like Faure Walker,  she  views drawing  as  a  key  element  in  a  process  of 
inquiry, of focusing­in, and her paper uses the phrase 'treasure hunting' in the title. 
Central  to Goldschmidt's  paper  is  the notion of  'drafting  and  refining'.  She notes 
important  human  capacities  for  being  able  to  offer  loose  conjecture  as  part  of  a 
journey towards a loosely defined goal or treasure. However, she highlights concerns 






individuals.  Drawing  makes  a  unique  contribution  to  those  transformational 
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processes  which  exploit  human  cognitive  capabilities  by  providing  external, 
constructed models in forms appropriate to analysis and rebuilding. The capacity for 
drawing  to  support  the  emergence  of  ideas  has  received  much  attention  in  the 
journals.  It  is  not  just  the  potential  speed  of  drawing  which  assists  cognitive 




Machine  deliberately  provokes  a  questioning  of  our  sense­making  strategies, 
particularly  the  establishment  of  alphabets  as  the  building  blocks  for  order  and 
communication. The algorithms used in the generation of new 'letterforms', which 
are arranged in fantastical 'alphabets', receive initial input from individual visitors 
to  the  internet­located  machine  and  it  produces  some  startling  and  beautiful 
drawings.   
  
Alistair  Edwards'  paper,  simply  titled  'Gestures',  provides  an  insight  to  a  human 
capacity even older than drawing. Clearly in some contexts drawing is gesture and 
the  similarities  between  gesture  and  drawing  are  very  relevant  to  this  edition  of 
Tracey. Edwards presents gesture as a phenomenon displaying some qualities of a 













The  influence of digital drawing media on  remote  collaborative working has  long 
interested  me  and  in  some  comparative  studies  a  few  years  back  I  found  that 
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remotely  located  design  collaborators  worked­up  their  existing  sketches  to  a  far 
greater  extent  than  did  designers  working  face­to­face.  They  demonstrated  a 
preference  to work  into  (and sometimes over) existing drawings  rather  than start 
new  ones  ­  perhaps  because  existing  drawings  contained  a  level  of  shared 
understanding difficult to achieve in new ones. Those working proximally, using pen 
and paper, produced far more of a type of drawing comprising of three or less graphic 







increasing  ­  for  example,  drawing  in  digital  environments  and  drawing  which 
embraces the virtual and the physical, there are huge areas yet to be explored. Many 
of these new areas emerge from new interfaces opening up for drawing in the Arts, 
Humanities  and  Sciences.  Personally,  I  see  huge  opportunities  for  research  into 
shared  and  collaborative  drawing  and  drawing  in  person­toperson  virtual 
interaction, for example, in education, health or the service industries. Tracey will 
undoubtedly pick up  some of  these  emerging areas of drawing  research  in  future 



























sixteen  fashion  designers  and  illustrators,  costume  designers  and  artists  from 
London College of Fashion. It includes work by young up and coming practitioners 
as well as established, high profile figures as Professor Helen Storey MBE (Fellow 
of  the  RSA  ),  Professor  Lucy  Orta  (artist,  environmentalist  and Member  of  the 
European Cultural Parliament) and Charlotte Hodes (winner of Jerwood Drawing 
Prize 2006).  
Drawing  and  the  Body  is  the  third  within  a  series  of  exhibitions  developed  by 
London College of Fashion, University of the Arts London. It has been preceded by 








the  ongoing  dialogue  about  drawing  that  is  currently  taking  place  at  London 




and  practitioners  in  fact  reinvent  and  redefine  the  concept,  shape  and  even 
movement of the body. All the participants in the exhibition contribute to create a 

































exploring creative  interactions between  film,  sound and  live performance. Fifteen 
dancers were responding to drawings and the drawings to the dancers. This dialogue 
was  created  by  projecting  live  drawings  on  top  of  the  dancers,  on  a  white  floor, 
therefore the dancers inhabiting the interactive space of the stage.  The sound was 






In  May  2010,  at  the  "Casa  das  Artes  de  Famalicão"  I  presented  the  first  public 












piece  through  the  drawings.  The  application  colorasom  had  different  samples  of 
sound to shot. Two different tango Pieces and two samples created with the voices of 
the dancers throughout the making of the piece. Since the theme of the piece was to 
do with  the performers daily  lives  and  experiences  then  it made  perfect  sense  to 




than  a  pre  choreographed  one.  It  was  important  to  load  the  performers  with 
knowledge of the possibilities within the setting, and how the elements reacted to 
certain  inputs.  Also  what  consequences  would  arise  from  certain  choices?  For 
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example: paper that has been creased will not go back to its original smoothness – 
although  it may  seem obvious at  first,  the  important  issue was  to  explore how  to 
behave when the paper was creased. In addition, the line between what was real and 
virtual was of maximum importance. The paper (screen) might be smoothly placed 






matrix  that  contains  the RGB  color of  each pixel. By  choosing any pixel with  the 
mouse the RGB characteristics are then stored and used to find all the other similar 




















PhD Piece 1 SHORT  
This is "PhD Piece 1 SHORT" by Sonia Rodrigues on Vimeo, the home for high 

























project  had  a  very  interesting  starting  point  as  the  dancer  had  severe  moving 
constrictions because of being severely pregnant, and had very little idea of how she 








an  interactive  installation.  Figure  28  is  the  diagram  of  the  installation.  This 






Bella and Belly 1 SHORT  
This is "Bella and Belly 1 SHORT" by Sonia Rodrigues on Vimeo, the home for 
































































The  concept  for  this  analogue  wearable  sound  piece  was  generated  by  Michelle 
Danjoux (wearable technology designer) in collaboration with John Richards (Sound 
Artist) with exploration by Sosana Marcelino (Dancer).  
Sonia  Rodrigues  (video)  came  into  the  project  thinking  about  creating  a  self 































piece  to  enhance  the  overall  dynamic  contrast,  and  imply  some  kind  of  forward 
progression.  
Essentially  the  different  effects  and  processing  were  used  to  allow  for  interplay, 




To see an online excerpt  
https://vimeo.com/129342361  
  
Howling arm 1 SHORT  
This is "Howling arm 1 SHORT" by Sonia Rodrigues on Vimeo, the home for high 



















10  day  residency. Michele Danjoux  and  John Richards  created  a wearable  sound 
piece  in  collaboration,  Sosana  Marcelino  wears  it  on  her  arms  and  explores 
movement  and  voice  and  text  with  it.  Sonia  Rodrigues  created  a  short  film  and 



















 There  has  been  a  huge  concern  for  the  analysis  and  testing  of  human mediated 
technology  and  computer  mediated  technology.  Freedom  for  dancers  and  non 
constrictive  technology has  been  at  the  forefront  of  this  research  ­  no movement 
constriction, and no need for the dancers to manipulate the technology  
Throughout  this  research  collaborative  structures  in  Video  technology  +  Laptop 
































over  the  past  one  hundred    years,  the  works  reflect  those  advances.  Amy 














dancer's  arm  begins  in  one  location  and  seemlessly  ends  in  another,  the 
choreography  literally  "moving"  the  viewer  into  another  place.  As  we  move  











Dance  Audience)  and  the  true  nature  of  interactivity  between  film,  the  stage 
environment, sound and the performers both dancers and painter.  
The performance video piece  titled “Bela and the Belly” was also born out of  film 

















the  Belly’:  Human  mediated  technology  and  computer  mediated  technology, 
Freedom  for dancers  ­ no movement  constriction and no need  to manipulate  the 
technology, Collaborative structures and Video technology + Laptop (Max MSP). The 
piece  ‘Howling Arm’  has  the  characteristics  of wearable  portable  analogue  sound 















September  2011)  at  the  DapLab  (Design  and  Performance  Laboratory)  Research 
Centre at Brunel University, London, UK.) where many of these ideas came to shape, 













ongoing  research  investigations  and  productions  in  dance  (Digital  Cultures) with 
performance/science collaborations (TransNet), and brings these partnerships into 
knowledge  transfer  with  performance,  multimedia  and  electronics  engineering 





and  performance  media  involving  a  large  group  of  research  practitioners  in 












tradition,  other  modes  of  performance  art,  cultural  performance  behavior, 





the  new  Centre's  activities  will  foster  both  individual  projects  in  performance, 
directing, and writing, as well as integrative design projects with real­time synthesis 
and digital technologies. investigating opportunities for working at the frontiers of 
performance and  technology, where new modes of  representation and  interaction 
are invented.  
Some members of the Centre's research group and partners seek to explore and help 
define  the  future  of  theatre  and  performance  in  their  intersections  with  digital 
cultures,  and  with  new  media  technologies  and  communications  in  the  creative 
industries. The activities of the technology studios at the Center are also balanced by 
a  range  of  non­technological  practices  and  research  interests,  including  body 
centering, physical work; liveness; site­specificity; audience interaction; text; place; 
social inquiry and new audiences.  
The wider  research goal  is  to  explore  the  limits of physical performance,  and  the 
boundaries between digital media and embodied performance behavior, both from 
an artistic and an engineering viewpoint. Combining live theatre with engineering, 
performance  with  scientific  theory  (in  the  various  associations  performance  has 





























did  they  influence  the  methods  of  creating  choreography  and  composing  its 











Karolina  Bieszczad­Roley,  Ph.D.  Artists  such  as  Eila  Goldhahn,  Ramona 
Nagabczyńska,  Maria  Lloyd  and  Sonia  Rodrigues  will  present  their  dance  films. 
















Digital  Futures Conference  in Dance happened  in  2011  in Bournemouth, UK and 
Rodrigues attended. It was an opportunity for artists, promoters, producers, venues, 
academics  and  creative  and  digital  companies  to  come  together  to  discuss  future 
possibilities for dance and technology. With an increasing growth in interdisciplinary 
practice, Digital Futures in Dance investigated how new digital technologies create 
new  conditions  for  choreographing  and  presenting  dance.  The  conference  was 












research groups working  in  collaboration with  contemporary  choreographers  and 










The  AHRC­funded Motion  in  Place  Platform  draws  together  dancers, media  and 
sound  artists  and  theorists,  hard­  and  software  designers,  and  archaeologists,  to 











and  performance,  that  creators  and  performers  alike  are  pushed  in  new  and 
































visual analysis, delay,  reverse­play and slow motion  functions,  together with  long 
exposition function, to allow dancers and choreographers to study, refine and enrich 
their movement  choices and relationships.     For: For professional dancers, dance 
students,  choreographers, media  artists  /  programmers  with  some  experience  in 
interactive media.   
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 BADco.  provided  free  LinoxLive  CDs,  which  can  be  booted  onto  participants’ 
computers51.  
  
This  workshop  proved  to  be  very  interesting  in  joining  performers  to  work 
collaboratively to achieve a result prompted by the software. The aim of this software 
is  not  artistic  or  aesthetic  but  very  poignant  in  the  process  of  collaborative 
choreography.  The  tasks  from  the  software  are  video  projected  in  front  of  the 












The  focus  in  2011  is  on  gestures:  gestures  and  movement  between  generative 
practices,  sound  bodies,  social  agents,  wearable/mobile  technologies  and  social 
interactional scenarios and techniques that point to an expanded context of creative 
arts  practices  and  social  choreographies.  During  this  Interaction  laboratory  two 
pieces were created:  “Bella and  the Belly” and “The Howling Arm” both by Sonia 
Rodrigues  
 “During  ten  days  in  August,  the  international  Interaktionslabor  in  Göttelborn 
collaborates with XMLab and Centre de Création Choréographique Luxembourgeois 
TROIS C­L, as well as Donlon Dance Company, on creating a new PERFORMANCE 













lab  will  offer  a  series  of  parallel  modules  investigating  the  relations  between 
choreography and software, sound and motion­design, movement capture and 3d 
digital/virtual  environment  navigation,  light  and  projection  architecture,  dirty 
electronics and interactive programming.  
The  workshop  in  August  inaugurated  a  12­months  series  of  performance  and 
research events open to individual, collective, and institutional actors especially from 
the  Greater  Region  (Luxembourg,  France,  Belgium)  but  also  from  the  EU  and 
beyond,  to  facilitate  the  sharing  of  approaches,  experiences,  and  reflections.  The 
events  are  varied,  including  workshops,  hacklabs,  and  symposia,  but  will  be 
organized under the common umbrella of the PERFORMANCE ACADEMY. The new 
academy plans to include exhibitions and concert/installations in an open platform 








Birringer,  Bernard  Baumgarten,  Gianfranco  Celestino  et  al)  Monday  August  15 
SONIC LAB [sound/light processes, short presentation by Marko  
Ciciliani]  
































Monday,  August  22  CHOREOGRAPHIC  /  EDITING  LAB  sharing  of  work 
experiences amongst lab members  


















Thinking  about  the multidisciplinarity  and  the multimedia  aspects  of  The Work, 






























and in the way,  it really  looks at all  the parts  in the system, taking us back to the 
beginning of this conversation where i was talking about models of communication 
and of how we are a part of a system, and that’s how we operate. So, for me and my 









































































pretty  much  with  the  camera  anything  i  want  there  and  then  and  it  gets 
instantaneously projected on stage (floor). That’s another aspect of several.  
The dancers they can also came around and draw and can also come around and bits 
and  pieces  of  their  bodies  on  the  video projection  as well.  You might  get  a  hand 













depending on  the  colors  i  am using,  allocated  to  each  color  there  is  a  sound or  a 




















not a monologue, so when we are  talking about  interactivity we are  talking about 
something that responds in a way that when you say something to the system you get 
a response, but you say something back, you have a dialogue constantly going on So 























































reality with  dancers which works  in  a  totally  different way  again.  So,  you  have  a 
transparent net at the opening of the stage with a video projection, then you have the 
dancers  in  the middle dancing  the  same  choreography,  and  then  you get  another 































of  having  an  experienced  “Live  performance  facilitator”  at different  stages  of  the 
interaction loop became a crucial aspect. 
 Apart  from all  the different  elements  that were  considered  in  this paper  and  the 
liaison  between  them  to  create  a  piece  and  a  structured  system  to  promote  the 
cohabiting of video technology, improvisation dance, interaction, sound, drawing in 
a  live performance context,  there was a certain amount of magic  in the piece that 
cannot be undermined. The image of watching a person drawing on top of another 
has a  certain poetry, which  can be associated with  the  imagery of  films  like  “The 
Pillow  Book”  by  Peter  Greenaway.  Another  strong  point  was  the  simplicity  with 




it  was  happening.  For  me  that  is  a  huge  accomplishment  in  the  sense  that  we 





abstractly about Video Technology  instead of  the  technical barriers  that generally 
come with  not  knowing  how  to  operate  it.  ‘LFPF’  is  proposing  to  develop  a  new 









challenges  and  needs  dealt  with  when  technology  meets  live  performance.  The 
performance titled ‘Untitled1’ was born out of Film concepts. It was indispensable to 
test and explore the language of film in a Dance Context (in the Theatre and within a 
Dance  Audience)  and  the  true  nature  of  interactivity  between  film,  the  stage 
environment, sound and the performers both dancers and painter.  
The performance video piece  titled “Bela and the Belly” was also born out of  film 

















the  Belly’:  Human  mediated  technology  and  computer  mediated  technology, 
Freedom  for dancers  ­ no movement  constriction and no need  to manipulate  the 
technology, Collaborative structures and Video technology + Laptop (Max MSP). The 
piece  ‘Howling Arm’  has  the  characteristics  of wearable  portable  analogue  sound 







Live Performance.  It  is  only natural  that  the marriage between  these  elements  is 
going to create an increasingly fluid language for the future. I feel it is essential to 















for  me  from  a  very  young  age  up  to  the  present  day.  Therefore,  I  must  say  the 
development  of  technology  for me  has  been  quite  logical,  I  see  a  lot  in  common 
between the software available nowadays to edit video and the old pair of scissors to 
cut  film. This  is  to  say  I do not have knowledge of  reality with  recording devices. 
Learning how to draw in Art College gave me a background in representing the world 
around me in many different ways, therefore when I think about representing the 
world  I will  always have an  image as a  result. Coming  from a Dance and Theatre 
background gave me the physical context and embodiment in my work and way of 



















School,  Casa  das  Artes  Famalicao  and  Camara  de  Famalicao  with  the  Local 















proves  its  versatility  in  terms  of  applicability  as  long  as  creative  people  use  it. 
Children  danced  the  dance  show  and  students  aged  between  two  and  a  half  and 
twenty­five years old,  the choreographies had already been created, and I made a 
back projection on stage. The projector was again  linked  to a camera  recording a 
table  covered  in  white  paper  with  a  strong  light  on  top  of  it.  I  reacted  to  their 
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movement with drawings creating a live stage setting. Again, the audience was well 




















I  also  envisage  LFPF  being  used  in  dance  choreographies,  I  would  find  it  very 
rewarding to work collaboratively with a choreographer and establish a new set of 




















There  was  another  performance  in  July  2014  at  Casa  das  Artes  de 
Famalicao,  again  using  the  same  system  as  the  previous  one  stated 
above. It was with  the London Dance Company EDge 2014. Live Video by Sonia 
Rodrigues, reacting to the dancers on stage. This time no drawings were used, only 
origami’s  and  folded  pieces  of  paper  as  well  as  pop  up  books.  The  images  were 




School,  Casa  das  Artes  Famalicao  and  Camara  de  Famalicao  with  the  Local 
Community, Mariana Tengner Barros and Jonny Kadaver and Sonia Rodrigues, had 
a  week  workshops  with  the  company,  around  100  kids  and  Rodrigues  using  the 












related  to  the  performance  were  projected  as  well.  Just  to  give  an  example  the 
origami’s were produced to fold and unfold with the dance and the pieces that were 
being pulled by strings were reacting to the dance on stage. A simple but poetic and 






























































































































Garry  Stewart,  Australian  Dance  Theatre  creates  dance  that  is  an  intelligent 
progression of the art form engaging audiences the world over.  
Australian Dance Theatre is Australia’s pre­eminent contemporary dance company 
and  the  longest  running  in  the  country.  For  almost  50  years  Australian  Dance 
Theatre  has  pioneered  new  work  that  has  contributed  to  defining  dance  in  this 





Imbued  with  ritualised  process  Devolution  explores  mutualism,  territoriality, 


















































“EMPAC aims  to  create  an  environment  of  fertile  creation,  cross­pollination,  and 




scientific  visualization,  audification,  haptics,  human/machine  interfaces  and 
interaction,  auralization,  and  multi­modal  modeling  in  large­scale,  fully  media­




The  Open  Ended  Group  comprises  three  digital  artists —  Marc  Downie,  Shelley 
Eshkar,  and  Paul  Kaiser —  whose  pioneering  approach  to  digital  art  frequently 
combines  three  signature  elements:  non­photorealistic  3D  rendering;  the 
incorporation  of  body  movement  by  motion­capture  and  other  means;  and  the 
autonomy of artworks directed or assisted by artificial intelligence. Their artworks 
span a wide range of forms and disciplines, including dance, music, installation, film, 
and  public  art.  In  the  field  of  dance,  they  have  worked most  closely  with Merce 
Cunningham ( Hand­drawn Spaces, 1998; BIPED, 1999; and Loops, 20018), but also 
with Bill T. Jones (Ghostcatching, 1999 and 22, 2005), Trisha Brown (how long does 
the  subject  linger  on  the  edge  of  the  volume,  2005),  and  Wayne  McGregor 
(Choreographic Language Agent, 2007­present, and Stairwell, 2010). Their public 
artworks  include  Pedestrian  (multiple  sites,  2002);  Enlightenment  and  Breath 
(Lincoln  Center,  2006  and  2007),  Recovered  Light  (York  Minster,  2007),  and 
Crossings (Nuit Blanche/Royal Ontario Museum, 2010).  















Barbican  Center,  the  Hayward  Gallery,  ICA  Boston,  Sadler’s  Wells,  the  Festival 
d’Automne, the Sundance Film Festival, the Detroit Institute of Art, the Rome Film 
Festival, the Museum of the Moving Image, SITE Santa Fe, EMPAC, MASS MoCA, 





and became  the  instrument upon which McGregor evolved his  fast and articulate 
choreographic style. With collaboration at the centre of his practice, McGregor has 
innovated  new  work  with  world  class  artists  including  composers  Scanner,  Jon 
Hopkins and Ben Frost; visual artists Mark Wallinger and rAndom International; 
and  film­makers  Jane  and  Louise  Wilson  and  Ravi  Deepres.  Collaboration  with 
science  and  technology  communities  has  also  fuelled  choreography  mined  from 
radical  cognitive  research  processes.  This  unique,  tenacious  questioning  between 
artists and artistic mediums, across the interface of science and art, through the body 
and mind, has ensured that Wayne McGregor | Random Dance has remained at the 
















Physical  Theatre's  work  is  about  taking  risks,  aesthetically  and  physically,  about 
breaking  down  the  barriers  between  dance  and  theatre  and,  above  all, 
communicating ideas and feelings clearly and unpretentiously. It is determined to be 
radical yet accessible, and to take its work to as wide an audience as possible. DV8 is 
motivated  by  artistic  inspiration  and  creative  need:  these,  rather  than  financial, 






















when  it  comes  to  thinking  ahead  and  promoting  contemporary  dance  and 











international  guest­performance  programme,  local  and  also  prospective 
international  co­productions,  artists’  residencies,  the  workshop  and  training 
programme or open project forms that promote the aspects of artistic research.  
An  integral  component  of  programme  design  and  development  is  the  theoretical 
knowledge of dance and performance, which the TQW has played a decisive role in 
extending since its foundation. The advanced and continuous development of theory 
will  continue  to be  related  to historical  concepts and  the  interest will  continue  to 




and  perception­oriented  dialogue  with  the  spectators  or  as  the  moment  where 
artistic  creation  and  social­societal  development  meet,  the  constituent  aspects, 
processes  and  effective  forms  of  choreography  will  continue  to  be  the  focus  of 
concentrated  thematic  intensification. This  is not a question of  the affirmation of 
dance in distinction to other arts and design principles: beyond the utilisation and 
adoption of media, we are rather interested in the choreographic understanding in 





The  open  house  will  become  an  even  more  hospitable  space.  The  TQW  is 
simultaneously  the  location  and  the  act  of  encounter  with  contemporary 







and  (artistic)  languages  also  become  relevant.  The  aim  is  not  absolute 
















Anne  De  Mey,  Pierre  Droulers,  Thierry  De  Mey  and  Vincent  Thirion.  This  new 
management  set  up  an  open  project  –  a  broad  association  of  artists  with  an 
interdisciplinary dimension – centred on artistic work shared with choreographers 














spaces’  led by  the various  creative  artists  of  the Centre.  In  collaboration with  the 
schools, Charleroi Danses has also set up a programme of artistic workshops under 
the ægis of the D.A.S. (Dispositif d’Accrochage Scolaire) in Brussels as well as a series 



















ongoing  research  investigations  and  productions  in  dance  (Digital  Cultures) with 
performance/science collaborations (TransNet), and brings these partnerships into 









which  explores  the  potential  of  the  new  Internet  technologies  for  knowledge 
production and distribution on body based artistic practices and  it's  intersections 





and  it  aims  to  develop  and maintain  a  series  of  online  and  hybrid    collaborative 
platforms  for  the  interdisciplinary  explorers  of  the  performance  of  movement, 
innovators and emergent performance practices.  
It develops as an experimental, adaptable and changing pedagogical intervention on 
the  knowledge  distribution  systems  of  contemporary  performance    and  their 















It  takes  into  consideration  the whole  knowledge production  ecosystem,  exploring 
networks as a medium for expression, agency, autonomy and empowerment of its 
members and collaborators.  
Dance­tech  is  curated  with  a  broad  and  inclusive  perspective  on  life,  art  and 
movement practices, offering a wide scope of the creative embodied arts spectrum, 
from  urban  performances  to  well  known  choreographers  in  festivals,  form  the 











artists  try  to  texturelize and visualize  the energetic base of a movement, which  is 
projected into the space. Dancers’ movements leave traces on the floor of the stage 
and depending on the relation between the two dancers these images transform. At 

















































Mary Wigman,  original  name Marie Wiegmann        (1886 –  1973)  was  a  German 
dancer, a pioneer of the modern expressive dance as developed in central Europe. A 
pupil of Émile Jaques­Dalcroze and Rudolf Laban, she subsequently formulated her 
own  theories  of  movement,  often  dancing  without  music  or  to  percussion  only. 
Although  she  made  her  debut  as  a  dancer  in  1914,  her  triumphant  career  as 
dancerinnovator­choreographer  began  after  World  War  I.  Her  impact  on  dance 
throughout  central  Europe  changed  the  course  of  dance  history.  Her  pupils, 
numbering  thousands,  included  Harald  Kreutzberg,  Yvonne  Georgi,  Margarethe 

















Jr.  called  him  to  direct  the  dance  routines  for  his  production  of  "A  Connecticut 
















numbers  of  Warners'  newest  project,  the  backstage  drama  42nd  Street  (1933). 
Berkeley accepted and directed great numbers like "Shuffle Off To Buffalo", "Young 
and Healthy" and the grandiose story of urban life, the finale "42nd Street". The film 
was  a  smash  hit,  and Warner Brothers  knew who made  it  such  an  extraordinary 
success—Berkeley. As a director and choreographer he worked on four pictures with 
teenage  stars  Judy  Garland  and  Mickey  Rooney.  He  also  choreographed  the 
"Fascinatin' Rhythm" finale for MGM's reigning tapping star, Eleanor Powell in Lady 










































process  to  Lifeforms,  puts  back  into  digital  form  human,  fishes  and  horses 
movement,  Cunningham  said:  “It  adds  something  to  our  experience  in  physical 
terms – we begin to learn about  the operation of the body”70.  
It  is  very  interesting  that  animal movement  together with human movement had 








it works  is  that  a  special  camera  captures movement  from  any  living  source  and 
records only the trail of some reflective points on their bodies. Afterwards this map 
is  used  as  data  in  order  to  animate  a  virtual  image  or  persona.  For  both  ‘Fluid 
Canvas’, and also for their own installation, Loops where they captured Cunningham 




sculpture.  They  went  a  step  further  in  their  creation  by  working  with Downie,  a 
master  in  Artificial  Intelligence  who  contributed  for  the  project  by  generating 
automatically  the  drawings  on  the  computer  by  using  intelligence  deep  into  the 










(Montemor­o­Novo),  where  he  established  a  multi  disciplinary  research  and 
residence center O Espaço do Tempo, in a old monestery of the 16th century – today 
one of the most important production centres in Portugal.  
In  2001  he  directed  his  first  movie  “RUGAS”,  and  was  rewarded  for  his  latest 
production “PIXEL” the Acarte award, prize for the best production of that year.  In 
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2002  he  created  “LP”  for  his  own  company  and  in  2003  he  has  staged  the  new 
production of the French nouvelle cirque company “Les Arts Sauts”71.  





Isabel  Valverde  is  a  performer,  interdisciplinary  choreographer  and  researcher 
originally from Portugal. Isabel has recently completed her Ph.D. in Dance History 





Developing  her  experimental  choreography  in  solo  and  collaborative  work 




interactions  as  well  as  the  continuum  of  actualization  and  virtualization,  Most 
recently, IN TOUCH, a mixed reality environment based on costumed made touch 
sensor  wearables,  with  V.  Zordan,  K.  Chi,  V.  Sundar,  P.  Chagas,  (first  prototype 




technology  collaborative  project  creating  a  playful  mixed  reality  performance 
environment  for  audience  participation.  Generating  whole  body  multimodal 










the  performance  at  the  conference  in  China  and  at  another  node  in  Japan,  soon 
tuning  the audience members  to several modes of physical­virtual body­body and 
body­environment interactions. Re­purposing the Web 2.0 and recent game devices 





Eastern­Western  somatic  based  on  ancient  and  contemporary  Tai  Chi,  Yôga, 





and  each  other’s  physical  bodies,  video  mediations,  avatar  moves,  and/or 
environmental  changes.  Climate  related  body­environment  activity  is  affected 
through  the wireless communication,  linking biometric  inputs and environmental 




group  improvisation,  proposing  a  constructive  and  transformative  means  of 









artist’s  groups  using  interactive  media,  creating  grounbreaking  new  forms  of 

























interested  in  making  performances  that  excite,  frustrate,  challenge,  question, 
entertain and in confusion as well as laughter.  It’s seriously playful work and trying 
to answer questions about theatre and performance – about what those things might 
be  for  themselves  and what  kinds  of  dialogue  they  can  open with  contemporary 
audiences.    As  well  as  performance  works,  Forced  Entertainment  made  gallery 
installations,  site­specific  pieces,  books,  photographic  collaborations,  videos  and 
even a mischievous guided bus tour.  










BADco.  “is  a  collaborative  performance  collective  based  in  Zagreb,  Croatia.  The 
artistic core of  the collective are Ivana Ivković, Ana Kreitmeyer, Tomislav Medak, 
Goran  Sergej  Pristaš,  Nikolina  Pristaš,  Lovro  Rumiha  and  Zrinka  Užbinec.  As  a 
combination of four choreographers / dancers, two dramaturgs and one philosopher, 
plus  the  company  production  manager,  since  its  beginning  (2000),  BADco. 





and  contexts.  Reconfiguring  established  relations  between  performance  and 
audience,  challenging  perspectival  givens  and  architectonics  of  performance, 
















“Whatever Dance Toolbox  is  a  set of  software  tools designed  for  the analysis  and 
development of dance and movement. Six tools included in the suite can help dancers 













which,  in  turn,  determines  and  changes  its  expressiveness.  Tools  employ  visual 
analysis, tasks and temporally manipulated reproduction of captured images to allow 
dancers  and  choreographers  to  study  and  complexify  their  movement  and 
composition.  The  machine­factor  generates  an  organization  of  choreographic 
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–  Manual.  The  electronic  version  of  the  Manual  can  be  downloaded  from  the 
internet.  
































Claudia  Robles  was  born  in  Bogotá  (Colombia).  Currently,  she  lives  in  Cologne 
(Germany).  She finished studies in Fine Arts in 1990 at the University J. T. Lozano 
in Bogotá (Colombia).  She pursued postgraduate studies such as: Film Animation 
(1992­1993) at  the CFP  (Milan­Italy); MA  in Visual Arts  (1993­1995) at  the École 
Supérieure  d'Art  Visuel  (Geneva­Switzerland)  and  Sound  Design  and  Electronic 
Composition at the Folkwang University Essen (Germany) from 2001 to 2003. She 
was artist in residence (2004­2006) at the ZKM Centre for Media Art in Karlsruhe 
(Germany).  Her  most  relevant  work  presented  there  was  the  piece  Seed/Tree 
(audiovisual  Installation/Butoh  performance  with  live­electronics).  Her  work  is 
known worldwide, having participated in several group and solo exhibitions around 
the  globe,  for  example  at  the Bauhaus­archiv Museum  fuer Gestaltung  in Berlin, 
Germany (2003); the European Capitals of Culture: Sibiu and Luxemburg (2007); 











David  Hinton  is  a  film  director  who  has  made  many  documentaries  for  British 
television. His subjects have included artists of all kinds, including painter Francis 
Bacon,  film­maker  Bernardo  Bertolucci,  writer  Alan  Bennett,  and  choreographer 
Karole Armitage. He has also made films about Dostoyevsky, rock and roll, visual 
comedy, and the Cultural Revolution in China. He is best known in the dance world 
for  DEAD  DREAMS  OF  MONOCHROME  MEN  and  STRANGE  FISH,  his  film 
versions of  stage shows by DV8 Physical Theatre. He has also made performance 
films with Adventures in Motion Pictures, the Alvin Ailey Company and the Royal 
Swedish  Ballet,  and  he  has  collaborated  with  several  choreographers  to  create 
original dance works for the screen. He has twice won British Academy awards for 























of  America’s  coolest  composers”.  A  pioneer  in  sitespecific  performance,  award­





Johannes Birringer  joined Brunel University's School of Arts  in early 2006. He  is 
director  of  the  DAP­Lab  and  Acting  Director  of  the  newly  created  Centre  for 
Contemporary and Digital Performance. He is a choreographer and media artist, and 
artistic director of AlienNation Co., a Houston­based multimedia ensemble that has 
collaborated  on  numerous  site­specific  and  cross­cultural  performance  and 
installation projects  since  1993. After directing  international workshops on dance 
and technology in England, Germany, and the U.S., he was appointed head of the 
new dance and technology program at The Ohio State University (19992003) where 
he  developed  the  new  MFA  curriculum  in  dance  technologies  and  conducted 
research programs in his "Environments Lab." In 2003 he was appointed Principal 
Research Fellow in Live Art and Performance at Nottingham Trent University. In late 
2005 he convened  the Digital Cultures Lab, a  crosscultural dance and  technology 
workshop­festiva, and  in 2003 he  founded the Interaktionslabor Goettelborn  in a 









More  recently,  his  directing  projects  included  multi­media  play  Sueno,  the 
interactive dance work Suna no Onna (London 2007­08), the digital oratorio Corpo, 













stereo  sound  lasting  just  over  18  minutes,  was  directly  inspired  by  Maurice 




controlled  video  switches,  Hill  used  a  passage  from  Heidegger's  Unterwegs  zur 











films  and  videotapes.  Stopped  painting  in  1965  and  began  to  make  objects, 
performance pieces and films. First one­man exhibition, of fibreglass sculptures, at 
the Nicholas Wilder Gallery, Los Angeles,  1966. Moved  in 1966  to San Francisco. 
Made sculptures based on the backs of objects or moulded  from parts of his own 
















at  this  time  by  study with  the  composer David  Tudor  and  the  Composers  Inside 
Electronic Group. His subsequent work was marked both by his use of  innovative 
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technology  and  by  culturally  diverse  sources  garnered  from  travels  to  the  South 
Pacific and later to the Himalaya. In He Weeps for You (1976; Berlin, Neue N.G.), an 
installation shown at Documenta 6 in Kassel, Viola used a closedcircuit television to 






another.  Viola's  entry  for  the  46th  Venice  Biennale  continued  this more  broadly 
signifying approach: of a set of five works collectively titled Buried Secrets, the last, 
The Greeting  (1995; Basle, Kstmus.),  showed  a  slowed­down  staged  film of  three 
women meeting. With references  to Renaissance painting,  the minutely observed, 
















present  (now),  Choreographer Merce  Cunningham,  in  collaboration with  Charles 
Atlas,  was  experimenting with  the  idea  of  fragmenting  of  dance  images  amongst 
various screens in 1977. They created the piece “Fragments”  (Vaughan 152) in that 
year, ­ an original choreography made for video which was later reworked for stage 














conversation  between  architectural  spaces  inside  the  theatre  and  outside  (India). 
Nevertheless,  the dancer moves  inside of a  frame or  in  front of  it  .87. This got me 
thinking  that  if  the  video was  to be projected onto  a  dancer,  that would  stop  the 
dancer from moving otherwise the video could not be seen. The required stillness of 
the dancer defeats its purpose. If the dancer moves we cannot see the film, and if the 
film  is on,  then  the dancer needs  to be  in  stillness. With  regards  to having video 
projected in dance performance I soon realised that this need for a still surface on 









scheme  from  DanceDigital  for  2010­  2011,  with  the  artists’  collective  Hellicar  & 
Lewis.  Nina’  primary  interest  is  to  explore  the  possibilities  of  expression  of  the 
unconscious within the frame of dance­based live digital performances. She uses the 
body  as  a  meeting  platform  between  technology  and  self­expression.  Alongside 




For  instance  looking  at  the  piece  “Divide  by  Zero”  one  can  observe  the  use  of  
interactive projection technology. This piece is a kinesthetic and visual journey into 
the  unconscious  of  a  dancer,  Catarina Carvalho.  The  viewer  is  invited  to  a  ritual 
recreation  of  one’s  self  and  psychological  space,  an  ‘Autopoiesis’  where  the 
interpenetration  of  body  and  virtual  images  makes  visible  the  emotions  and 
sensations in the the flesh. The organic yet refined aesthetics of the piece, influenced 
by  Japanese  minimalism,  builds  a  set  of  lights  and  shadows  created  by  the 
























by  A.  T.  De Keersmaeker), What  the  body  does  not  remember,  Les  porteuses  de 
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Rosas  is  the  dance  ensemble  and  production  structure  built  around  the 
choreographer and dancer Anne Teresa De Keersmaeker. She immediately attracted 
the  attention  of  the  international  dance  scene  with  her  1982  debut  Fase,  four 





















Expressionism.  Born  in  Cody, Wyoming,  and  grew  up  in  Arizona  and  California. 
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Moved to New York and studied 1929­31 with Thomas Benton at the Art Students 




































Arshile Gorky, original name Vosdanik Adoian        (1904 –  1948) was an American 
painter, important as the direct link between the European Surrealist painters and 
the painters of the American Abstract Expressionist movement. Early in his career, 

















93  http://www.britannica.com/EBchecked/topic/239341/Arshile­Gorky  consulted  in  March  2012. 








In  his  works  the  new  technologies  mix  up  in  interactive  installations  and 
experimental performances; he is the one who invented the so called virtual music 
instruments,  able  to  create  an  interface  for  the  communication  between  human 
movements  and  the  computer,  where  sound  and  video  image  are  controlled  by 
virtual  music  instruments  in  real­time  through  computers.  Lately,  he  has  been 





body. He  has made  three  films  of  the  inside  of  his  body.  Between  1976­1988  he 
completed 25 body suspension performances with hooks into the skin. He has used 
medical instruments, prosthetics, robotics, Virtual Reality systems, the Internet and 












The  Australia  Council  and  in  2004  was  awarded  a  two  year  New  Media  Arts 
Fellowship.  In  1997 he was appointed Honorary Professor of Art and Robotics  at 
Carnegie Mellon University, Pittsburgh. He was Artist­In­Residence  for Hamburg 
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City  in  1997.  In  2000  he  was  awarded  an Honorary  Degree  of  Laws  by Monash 
University. He has completed Visiting Artist positions in Art and Technology, at the 
Faculty of Art and Design at Ohio State University  in Columbus  in 2002, 2003 & 
2004.  He  has  been  Principal  Research  Fellow  in  the  Performance  Arts  Digital 
Research Unit  and  a Visiting Professor  at The Nottingham Trent University, UK. 
Between 2006 and 2011 he was Senior Research Fellow and Visiting Artist at  the 


















was  appointed  Resident  Choreographer  in  1976.  Over  the  next  seven  years,  he 
created new works for the Stuttgart ensemble and ballet companies in Munich, The 
Hague,  London,  Basel,  Berlin,  Frankfurt  am  Main,  Paris,  New  York,  and  San 
Francisco.  In 1984, he began a 20­year  tenure as director of  the Ballet Frankfurt, 
where he created works such as Artifact (1984), Impressing the Czar (1988), Limb’s 





(1995), Endless House  (1999), Kammer/Kammer  (2000), and Decreation  (2003).  
After the closure of the Ballet Frankfurt in 2004, Forsythe established a new, more 




Atmospheric  Studies  (2005),  You  made  me  a  monster  (2005),  Human  Writes 
(2005), Heterotopia  (2006),  The Defenders  (2007),  Yes we  can’t  (2008/2010),  I 
don’t believe in outer space (2008), The Returns (2009) and Sider (2011). Forsythe’s 
most  recent  works  are  developed  and  performed  exclusively  by  The  Forsythe 
Company,  while  his  earlier  pieces  are  prominently  featured  in  the  repertoire  of 
virtually every major ballet company in the world, including The Kirov Ballet, The 
New  York  City  Ballet,  The  San  Francisco  Ballet,  The  National  Ballet  of  Canada, 
England’s Royal Ballet, and The Paris Opera Ballet.   Awards received by Forsythe 
and his ensembles  include  the New York Dance and Performance  “Bessie” Award 
(1988, 1998, 2004, 2007) and London’s Laurence Olivier Award (1992, 1999, 2009). 
Forsythe has been conveyed the title of Chevalier des Arts et Lettres (1999) by the 








Tokyo.  His  performance,  film,  and  installation  works  have  been  featured  at  the 
Pinakothek der Moderne in Munich, the Wexner Center for the Arts, Columbus, the 
Venice Biennale  and  the Hayward Gallery,  London.    In  collaboration with media 
specialists  and  educators,  Forsythe  has  developed  new  approaches  to  dance 
documentation,  research,  and  education.  His  1994  computer  application 
Improvisation Technologies: A Tool for the Analytical Dance Eye, developed with 
the  ZKM  /  Zentrum  für  Kunst  und  Medientechnologie  Karlsruhe,  is  used  as  a 
teaching  tool  by  professional  companies,  dance  conservatories,  universities, 





other  disciplines. Synchronous  Objects  is  the  pilot  project  for  Forsythe's Motion 
Bank,  a  research  platform  focused  on  the  creation  and  research  of  online  digital 
scores  in  collaboration  with  guest  choreographers.    As  an  educator,  Forsythe  is 









































































































































Quasha,  George;  Stein,  Charles  (1997)  Tall  Ships  –  Gary  Hill’s  Projective 
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Websites  
  
www.blasttheory.co.uk http://londondance.com/articles/features/merce­
cunningham­and­lifeforms http://art.net/~dtz/susie.html 
http://www.dvpg.net/docs/videospace.pdf 
http://www.criticaldance.com/ubb/Forum16/HTML/000078.html 
http://www.guardian.co.uk/edinburghfestival2001/story/0,10640,543006,00.htm 
l  
http://www.randomdance.org http://badco.hr/badco/ 
http://www.narthaki.com/info/articles/article66.html 
http://adt.org.au/current/work www.exile.at 
http://www.fourms.uio.no/projects/mg/index.html 
http://people.brunel.ac.uk/bst/vol1001/claudiarobles http://empac.rpi.edu 
http://openendedgroup.com http://www.dancefilms.org/event/meet­the­
artist­david­hinton http://dv8.co.uk/about­dv8/artistic­policy 
http://www.tqw.at http://www.charleroi­danses.be 
http://www.meredithmonk.org/about/bio.html 
http://www.brunel.ac.uk/arts/theatre/staff/johannes­birringer 
http://www.tate.org.uk/art/artists/gary­hill­2376 
http://www.tate.org.uk/art/artists/bruce­nauman­1691 
http://www.tate.org.uk/art/artists/bill­viola­2333 http:// 
www.dvpg.net/docs/videospace.pdf http://www.shobanajeyasingh.co.uk 
http://www.ninakov.com http://www.dancedigital.org.uk 
http://www.dance­tech.net/page/dance­tech­exploring­digital­networks­
asmedium  
  
http://www.resistdance.de http://gdanskifestiwaltanca.pl/en/doc_167.html 
http://www.compositeurs.be/en/compositeurs/thierry_de_mey/47/ 
http://www.rosas.be/en/rosas 
http://www.guardian.co.uk/stage/2012/nov/04/philippe­decoufle­company­
dcareview http://www.britannica.com/EBchecked/topic/643417/Mary­Wigman 
http://www.imdb.com/name/nm0000923/bio 
http://www.imdb.com/name/nm0220305/bio 
http://londondance.com/articles/features/merce­cunningham­and­lifeforms 
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http://www.oespacodotempo.pt/en/esp_tem.php?idpan=rui_bio 
http://www.musica.gulbenkian.pt/cgibin/wnp_db_dynamic_record.pl?dn=db_m
usica_bios_pt&sn=musica&orn=159 
http://www.digitalcultures.org/Symp/Isabel.htm http://badco.hr/badco/ 
http://badco.hr/works/whatever­toolbox/ http://www.blasttheory.co.uk/our­
history­approach http://www.forcedentertainment.com/page/3009/About­Us 
http://www.tate.org.uk/art/artists/jackson­pollock­1785 
http://www.tate.org.uk/art/artists/willem­de­kooning­1433 
http://www.britannica.com/EBchecked/topic/239341/Arshile­Gorky 
http://sugurugoto.blogspot.pt/2012/05/cymatics­by­suguru­goto.html 
http://art.net/~dtz/susie.html 
http://people.brunel.ac.uk/bst/vol1001/claudiarobles/ 
http://suguru.goto.free.fr/Contents2/Duali/Duali­e.html 
http://www.afterall.org/journal/issue.3/tv.eye.you.video.works.hilary.lloydhttp:// 
www.afterall.org/journal/issue.3/tv.eye.you.video.works.hilary.lloyd 
http://londondance.com/articles 
http://www.magic.ubc.ca/~adulic/kenneth/va371/readings/Intersections%20med 
ia­action­place.pdf http://www.drawingandthebody.com/intro.php.  
http://www.youtube.com/watch?v=5hpz684cve8 
http://people.brunel.ac.uk/dap/condip2.html 
http://interaktionslabor.de/lab11/index.htm 
http://vimeo.com/channels/performanceacademy/27805932 
http://artistresearcher.wordpress.com/2010 
http://medea.mah.se/2010/10/susan­kozel­professor­of­new­media 
http://www.backstage.com/advice­for­actors/dancers/improvising­dance/  
  
